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EL FESTIVAL DE OTOÑO 2004 
Magda Ruggeri Marchetti 
La XXI edición del Festival de Otoño de la Comunidad de Madrid ha contado con un nu-
trido número de espectáculos, exactamente 39, de los cuales 6 de música, 25 de teatro, I de 
teatro musical y 7 de danza; 12 espectáculos son españoles y 27 extranjeros procedentes de 18 
países. Imposible asistir a todos, también porque muchos se estrenan en municipios de la Co-
munidad de Madrid, permanecen en cartel generalmente sólo dos días y a veces coinciden. En cuan-
to a los textos, encontramos autores de todas las épocas, desde Fernando de Rojas, Miguel de 
Cervantes, William Shakespeare, etc., etc., hasta los contemporáneos españoles y extranjeros. 
Complementa la programación del festival, por segundo año consecutivo, elV Salón Interna-
cional del Libro Teatral, celebrado en el Círculo de Bellas Artes donde los visitantes han podido 
examinar directamente los textos publicados y las revistas especializadas. 
Numerosas han sido las compañías extranjeras que han participado y casi todas de gran ni-
vel. La Comédie Fran¡;:aise nos ofreció un espectáculo serio y coherente de Le molode imoginoire 
de Moliere que, cuando lo escribió, sabía que estaba gravemente enfermo y se percibe que tras 
el personaje de Argan, muy bien interpretado por Alain Pralon, está el mismo autor moribundo 
que intenta reírse del sufrimiento y de la muerte. Los actores saben transformar el sentido trá-
gico de la vida en comicidad como quería el mismo Moliere que utilizaba su propia desgracia 
para hacer reír a su público. El director Claude Stratz consigue evidenciar cómo toda la obra gira 
en torno a la oposición entre verdadero y falso (maestro de música, médico, etc.) , oposición que 
culmina en el tercer acto cuando Toinette, la criada, perfectamente interpretada por Muriel 
Mariette, disfrazada de médico, diagnostica el auténtico mal: el pulmón, del cual murió verdade-
ramente Moliere pocas horas más tarde de haber actuado por cuarta vez en el papel de Argan. 
La mentira de Toinette denuncia la falsedad e hipocresía de los médicos. Sin exceder; las cosas 
más graves se ridiculizan porque, como quería el autor; se juega con la enfermedad y la muerte. 
En conjunto nos ofrecieron un excelente espectáculo que fue aplaudido calurosamente. 
Pero lo que más entusiasmó a público y crítica fue el trabajo de la Royal Shakespeare Com-
pany que ha montado espléndidamente cuatro joyas del Siglo de Oro español. Es bien conocido 
que esta compañía goza de un gran prestigio mundial y, aunque su nombre actual data de 1961, 
las raíces del grupo se remontan a 1875, fecha de la construcción del primer teatro permanente 
en Stratford. Es admirable la seriedad con que han escogido las obras consultando a un grupo 
de hispanistas británicos, que seleccionaron unos cien títulos del teatro clásico español. Queda-
ron finalistas diez de ellos que se dieron a leer a varios directores. El responsable de la idea de 
este ciclo es Laurence Boswell, que dirigió la primera obra propuesta, El perro del hortelano, de 
Lope de Vega, presentándola con gran fidelidad, porque piensa que muchas cosas han cambiado 
poco, tanto en la vida públic~ como en la privada. El debate que Lope inicia en esta obra sobre 
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cómo se adquiere y conserva el privilegio, y qué relación hay entre extracción social, linaje y 
sexo, sigue siendo actual. Contrariamente a cuanto vemos cotidianamente en los teatros, en 
este espectáculo, como por otra parte en el texto original, el erotismo de Lope sólo se intuye y, 
precisamente por ello, tiene más fuerza. El director lo ha presentado a través de un juego y lo su-
giere por medio de alusiones veladas. Por ello el equilibrio entre el texto original, perfectamente 
traducido por el hispanista David Johnston, y la puesta en escena es perfecto. 
Interesante montaje también el de Lo venganza de Tomar, de Tirso de Molina, dirigida por 
Simon Husher; donde la venganza y el honor familiar dividen a los ambiciosos hijos de David. 
Tirso toma el sujeto del libro de Samuel, pero tiene mucho más interés en reflejar la España del 
siglo XVII que en la reconstrucción histórica. El director subraya la frustración sexual que compar-
ten los hermanos, aumentada por la cercanía del harén de David y consigue describir una época 
brutal y unos personajes despiadados. 
El montaje inglés que más nos entusiasmó fue Pedro de Urdemalas, de Miguel de Cervantes, 
dirigido por Mike Alfreds, que cuenta las andanzas de un simpático pícaro que ayuda a todo el 
mundo. Se compone de una serie de episodios basados en los diferentes disfraces de Pedro, un 
aventurero sacado del folclore español y de la picaresca que adquiere categoría de héroe por su 
don de gentes junto a su impulso altruista hacia los necesitados. La obra, por ser episódica, 
rompe las reglas de la dramaturgia de la época, está poblada de personajes que intentan sobre-
vivir y que reflejan la precariedad de la vida en la España del siglo XVII. Sería demasiado largo, en 
un reportaje general como éste, entretenerse en los detalles, pero queremos señalar en general 
el respeto con que traductores y directores se han acercado a los textos. Citamos tan sólo una 
frase de Philip Osment, traductor de Pedro de Urdemalas: «Era preciso resistir cualquier tenta-
ción de imponer una interpretación del siglo XXI o de adaptarla». En todas las obras se ha evi-
tado el uso de coloquialismos modernos y al mismo tiempo el lenguaje no tenía un tono dema-
siado de época. El trabajo de los actores ha sido magnífico, sabiendo interpretar la complejidad 
y la variedad del verso cervantino, naturalmente también por mérito de la traducción, que ha 
conseguido mantener el efecto irónico y humorístico adoptado por Cervantes.Todas las obras 
eran en inglés con sobretítulos en español. El diseño del escenario en todos los montajes estuvo 
a cargo de Es Devlin que propuso una escenografía sencilla pero adecuada y sugerente. Distintas 
las supervisoras del vestuario, pero siempre muy acertado y coherente con la época (exceptua-
do en Lo venganza de Tomar), así como la coreografía, el movimiento de los personajes, la 
iluminación y la música, muy a menudo en directo. Imposible también matizar las diferentes ac-
tuaciones, pero todas impecables, con tono de voz natural, sin gritos, como se espera del buen 
teatro. Los actores son a veces narradores y, moviéndose también en el patio de butacas, hacen 
partícipes a los espectadores que se ven involucrados en múltiples situaciones y sensaciones. De 
todas formas no podemos evitar señalar a Claire Cox en el papel de Marcela (El perro del hor-
telano), de Doña Ana (Los empeños de uno coso) y de Belica (Pedro de Urdemalas) , a Katerine 
Kelly en el papel de Tamar y de Benita (Pedro de Urde molos) ya John Ramm en el de Marqués 
Ricardo (El perro del hortelano) yen Pedro en la obra homónima. 
Tras cada representación el público entusiasta, de pie, aplaudía y prorrumpía en ovaciones 
profundamente emocionado. Verdaderamente nos fue ofrecida una clase magistral de cómo se 
puede montar hoy todavía un gran espectáculo con los clásicos del Siglo de Oro sin condenar al 
público ni al aburrimiento ni al fastidio de gritos, micrófonos y música rock. 
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Decimos esto porque quedamos defraudados por otros espectáculos de los que esperába-
mos mucho. Es el caso del Rey Lear dirigido por Calixto Bieito, a quien estimamos y hemos apre-
ciado en otros montajes como por ejemplo en Bodas de sangre. Aquí salpica la obra de frases 
vulgares que desentonan y llena de sangre el escenario, amontona muertos, heridos, cuerpos 
desnudos, palizas, pistoletazos, transformando este maravilloso texto en un guiñol. Calixto Bieito 
desmantela el espacio escénico presentándonos un graderío que, paralelamente al ocaso del rey, 
los distintos personajes devastan arrancando sillas y todo lo que encuentran a su alcance. El úni-
co mérito del director es haber escogido un magnífico reparto. En particular hemos admirado a 
José María Pou, un gran actor que sabe pasar de déspota a vencido soportando la lluvia que le 
azota y todas las torturas a que le somete Bieito. ¡Cuánto nos hubiera gustado verle actuar en 
esta magnífica obra con su cálida voz no distorsionada por micrófonos ni sofocadas por el gri-
terío! 
Menor desilusión nos llevamos con Santo Juana de los mataderos. Sin duda no es una de las 
mejores obras de Bertolt Brecht porque es una de las más didácticas, dirigida a un público de 
obreros, mostrando cómo unos pocos especuladores pueden sacar provecho de la pobreza de 
millares de personas y cómo también puede utilizarse a una persona pura como Johanna Dark 
(clara referencia a la doncella de Orleans). Álex Rigola actualiza atinadamente el texto con refe-
rencias a luchas sindicales de hoy y exhibe en una enorme caja transparente la actividad de los 
especuladores que nos recuerdan la gesticulación de los agentes de bolsa, mientras en la panta-
lla se proyectan imágenes de tiburones. Desgraciadamente la terrible e inadecuada música que 
acompaña el montaje y los exagerados gritos de los sindicalistas, amplificados a la vez por el me-
gáfono y los micrófonos, producen un estruendo que no deja disfrutar de la representación yatur-
de a los espectadores. Comentario aparte merecen los actores, pertenecientes al Teatre Lliure, 
que interpretan impecablemente sus papeles transformándose en cantantes, gimnastas o saltim-
banquis. 
Pasamos ahora a Lo Celestino, a la que hemos acudido con la expectación causada no sólo 
por la belleza del texto sino también por algunas estupendas puestas en escena de Robert 
Lepage, como Elsinore o Lo Trilogía de los Dragones. Esperábamos ver una obra donde se resalta-
se su valor dramático, porque Rojas da gran relieve al perfil psicológico y nos describe seres 
vivos de carne y hueso, que actúan a impulsos de sus propias pasiones: el amor ardiente de los 
protagonistas, la astucia de Celestina, la hipocresía de Sempronio. Lepage empieza por el final, 
con Melibea muerta y Pleberio (Miguel Palenzuela) recitando el bellísimo responso, pero nos 
parece que al poco la espectacular escenografía de madera, los paneles corredizos <que crean los 
distintos espacios, las camas que se abren y pliegan, la repetitiva actividad de la tramoya terminan 
por cansar y dan la impresión de enjaular a los actoresTodos los personajes se mueven de casa 
en casa, suben y bajan escaleras, saltan muros y a veces parecen volatilizarse y Melibea aparece 
en volandas. Sabemos que los actores estuvieron en Québec para aprender a hacer acrobacias 
y malabarismos.Todos estos excesos efectistas terminan por restar fuerza al texto, que hubiera 
tenido mayor realce en un espacio sencillo. No sabemos si lo apuntado es la causa que empaña 
el núcleo central de la obra, la pasión amorosa de Calisto y Melibea que parece más bien una 
simple atracción sexual.Tampoco nos ha convencido la transformación de Areúsa (Nuria García) 
y Elicia (Nuria Moreno) en prostitutas. 
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Nos encantó la maravillosa música en vivo de Silvy Grenier; que canta acompañándose de 
una viola de rueda que nos sumerge en la España del siglo xv. Lo mismo dígase de los actores, 
que actúan con pasión. Carmen del Valle es una convincente Melibea y Marta Fernández Muro 
una deliciosa Lucrecia que sufre sofocos asistiendo a los encuentros pasionales de los protago-
nistas. Nuria Espert, como siempre, está perfecta ofreciéndonos un buen abanico de sus habili-
dades pasando continuamente de la jovialidad al descaro, de la cordura al desvarío, creando una 
mezcla de senectud y de inapagada sensualidad. 
Antes de concluir queremos señalar otros espectáculos dignos y mesurados: Cornezzerio, de 
Emma Dante, que se encarga también de la dirección. La obra es una producción del CRT, Cen-
tro di Ricerca per ilTeatro de Milán, en italiano con sobretítulos en español. Se trata de la historia 
de una familia ligada por vínculos enfermizos, que se debate entre la histeria y la parálisis. Esta-
mos ante genuino teatro, como demuestra el hecho de que en 2003 recibió el premio Ubu a la 
mejor novedad italiana y en 2004 el premio Gassman a la mejor directora, el premio de la Crí-
tica y a la Mejor Mujer Directora. 
El canto del cisne, de Antón Chéjov describe el final de la vida del actor que rememora los 
personajes que le dieron éxito así como los que siempre deseó pero nunca llegó a interpretar. 
Emilio del Valle dirige un espectáculo mágico y amargo y Manuel de Bias encarna magistralmente 
al protagonista. 
No hemos citado ningún espectáculo de danza por estar fuerza de nuestro campo de inves-
tigación. 
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